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BALTAZAR GOMES FIGUEIRA E JOSEFA DE ÓBIDOS: METAMORFOSES E ENGENHOS ARTÍSTICOS 


Paulo Martins Oliveira 


Baltazar Gomes Figueira e a filha Josefa de Óbidos são por direito próprio nomes de relevo na 


pintura do século XVII, em Portugal e na Europa. 


Aquando da sua estadia em Sevilha, Baltazar pudera conviver com alguns das principais figuras do 
chamado Siglo de Oro espanhol, vindo depois, já regressado a Portugal, a educar Josefa nos assuntos de 


arte. 


Neste contexto, para além de um pintor de qualidade, Baltazar distinguiu-se também enquanto 
professor, pois Josefa, mesmo que num relativo ou presumido isolamento cultural em Obidos, 
demonstraria grande capacidade quer em construir a sua própria originalidade, quer em reinventar e 


densificar modelos conhecidos. 


De facto, tal como o seu pai e mestre, Josefa integrou-se perfeitamente nos jogos de zitate and 


elaborate que iam circulando pelo meio artístico, agora envolvendo naturezas-mortas ou bodegones. 


Tratam-se de construções artísticas que justificam outro olhar por parte da historiografia, pois 
constituem exercícios alegóricos de grande engenho e graciosidade, fundados em metamorfoses e 


sugestões visuais. 


Um exemplo é o bodegón de Zurbarán exposto no Prado, figurando quatro recipientes, em que os 
dois centrais simbolizam o casal real: à esquerda (na perspectiva do próprio quadro), a rainha liga-se 
com uma vasilha, em alusão ao parto e maternidade (perpetuação carnal); por sua vez, o outro jarro 
central conecta-se a um cálice e uma patena, evocando o papel sagrado do rei enquanto defensor da 
Igreja (perpetuação espiritual). Note-se ainda que ambos os membros do “casal real” estão voltados à 


dextra, como se assistissem a uma Eucaristia (transubstanciação = encarnação = parto espiritual). 


Francisco de Zurbarán, Bodegón (foto Wikimedia Commons/Google Art Project) 


Na mesma lógica dinâmica inscreve-se a tela portuguesa Natureza-morta com caixas e barros (MNAA), 
atribuída pela generalidade da historiografia artística a Josefa de Óbidos, interessando aqui o programa 


iconográfico que se encontra subjacente, numa reinvenção das telas de Juan van der Hamen”. 


Josefa de Óbidos, Natureza-morta com caixas e barros (foto PMO) 


O pote de barro vidrado à sinistra sugere a face de uma freira com o seu véu. Na parte escura do 
barro, pequenos reflexos luminosos insinuam o nariz e o olhar deste pote de doce, o qual, ao remeter 


para a gula, implica o lado falível da Humanidade em geral e do clero em particular. 


1 Embora de modo não consensual, tendo Jorge Estrela defendido a autoria de Baltazar Gomes Figueira. 

2 Cf a apresentação de Sérgio GORIÃO, O Barroco no tempo de Josefa de Óbidos e o retrato do Beneficiado Faustino 
das Neves — I, 2.º Simpósio de História e Arte na Misericórdia de Óbidos, 2018, diapositivo 32 (dedicado às 
influências, onde se notam imediatamente semelhanças formais com alguns quadros desse artista espanhol de 
origem neerlandesa), online, academia.edu. 


Simetricamente, no lado dextro e luminoso encontram-se duas caixas sobrepostas, alusivas às 
grandes escadarias penitenciais. Por curiosidade e como exemplo, em 1629 (um ano antes do 
nascimento de Josefa), realizaram-se em Braga importantes obras no santuário medieval do Bom Jesus, 


construindo-se as primeiras capelas dos Passos da Paixão (depois reformuladas no século XVIII)”. 


No quadro aqui em análise, e ao contrário do pote vidrado que imediatamente sugere o conteúdo 
guloso, as caixas encontram-se fechadas, numa referência ao dever dos verdadeiros fiéis em aceitar 


quaisquer que sejam os desígnios de Deus, como notara o sofredor Job (Jb.2:10). 


O mesmo conceito encontra-se numa pintura de Vasco Fernandes e Gaspar Vaz (MNGV), em que 
pela sinistra emerge um Judas-anti-Cristo com um corruptor cesto de doces frutos, em contraste 
simétrico com uma santa que traz um prato de conteúdo tapado. Tal corresponde na essência ao que 


Josefa iria pintar no século seguinte, também com uma subjacente crítica ao clero. 


Vasco Fernandes e Gaspar Vaz, Cristo em casa de Lázaro, Marta e Maria, geral e dets. (foto:Wikimedia Commons) 


Na composição de Josefa de Óbidos, as caixas permitem ascender para junto dos dois recipientes 
ao topo, que representam a Salvação, com o jarro mais pequeno a citar o Anunciador João Baptista, 
virado para o lado pecador e convidando ao “banho da regeneração” de que falava Sto. Agostinho”. 

Associado a este jarro encontra-se um maior, alusivo ao Salvador, sendo que ambos — Jesus e João 
Baptista — surgem fundidos na mesma Santa Face pintada por Josefa (Igreja da Misericórdia de Peniche; 


a cabeça impressa no pano verónico também evoca a morte do Baptista e a Ressurreição de Cristo)”. 


3 Wikipedia.org (Santuário do Bom Jesus do Monte, Braga), cons.11 Ago.2024. 
4 Sto. AGOSTINHO, 4 Cidade de Deus, vol.II, liv.XIII, cap. VII, FCG, Lisboa, 2021, p.1171. 
5 A degolação do Baptista está presente noutras obras de Josefa. 


No quadro do MNAA, a iconografia cristológica é reforçada pelo laço ao topo: a Estrela da 
Natividade; a pomba do Espírito Santo que desceu sobre Cristo quando este foi baptizado por João 
(Mt.3:16; significado suplementar do pequeno jarro); o anjo que deu apoio e coragem a Jesus, no início 
da sua Paixão (Lc.22:43); a cruz onde o Messias foi “pendurado”; a morada celeste de Jesus e do 


Baptista, agora desligados da terra (estrela/borboleta paradisíaca). 


Mas Jesus Cristo continuará todavia a marcar presença no mundo através da transubstanciação, pelo 
que o recipiente significa o vaso de sangue ou vinho eucarístico, complementado pelas caixas circulares 
(= patenas) em alusão ao corpo (hóstias). Note-se que a disposição das caixas parece uma simplificação 


dos retábulos barrocos, em sucessivos degraus que se estreitam para o topo. 


Numa perspectiva geral, está-se perante uma crucificação, em que o mau ladrão à sinistra tem a sua 
contraparte no lado dextro. No entanto, o lugar deste último ainda está vago, convidando o próprio 
espectador a reconhecer a sua falibilidade e a subir os degraus da redenção, para junto do sangue /água 
da vida (o sangue e a água que saíram da ferida de Cristo na cruz, Jo.19:34; o Messias como a fonte que 


mata a sede, Ap.21:6). 


Para aceder aos degraus, o espectador poderá pisar a pequena malga invertida na base, com dois 
traços oblíquos a servirem-lhe de olhos, representando assim o anti-Cristo enclausurado. Contudo, 
simboliza igualmente também os dilemas do próprio observador, que por um lado olha para o lado 
certo, mas por outro parece caminhar para fora da mesa e cair no precipício. Um esquema com 
semelhanças fora concebido décadas antes por Caravaggio, envolvendo um S. Mateus que, perante um 


anjo dúbio, se apoia num banco completamente instável”. 


Caravaggio, $. Mateus e o Anjo, 2.º versão 
Igreja de S. Luís dos Franceses, Roma 


(foto Wikimedia Commons) 


6 Cf. Paulo Martins OLIVEIRA, The Deceptive Angels, 2013, pp.3-4 (online) 
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Como se percebe, esta tela constitui quase uma aula de catequese, e não é a única. Outro exemplo — 
talvez a obra mais célebre de Josefa — é o Cordeiro Pascal do Museu de Évora, cujo aparato decorativo o 
faz ter como uma versão algo ingénua dos mais puros e conceptuais Cordeiros de Zurbarán e do 
próprio Baltazar Gomes Figueira. 

No entanto, uma análise ao mecanismo simbólico do quadro eborense deixa perceber que, tendo 
em conta a sua riqueza e abrangência teológica, esta é afinal aquela obra que melhor expressa a 


capacidade de síntese artística. 


Josefa de Óbidos, Cordeiro Pascal (foto Wikimedia Commons/ Andreia Santos Silva) 


Deste modo, o anjo ao topo alude àquele que deu alento a Jesus no início da martirizante Paixão 
( Lc.22:43; significado semelhante ao laço no quadro anterior). O Cordeiro alude obviamente a Cristo, 
nas palavras do Baptista (Jo.1:36). O nimbo com a estrela centrada reporta a natureza deste ser 
encarnado do celestial Empíreo, fazendo uma ponte natural entre a Natividade (promessa) e a Paixão 
(consumação sacrificial que permitiu redimir a Humanidade). 

A sua inocência é reforçada pelo jogo ambíguo entre um “sorriso” e o olhar melancólico para umas 
pétalas que na verdade sugerem borboletas e outros insectos de asas abertas e fechadas, despertando o 


instinto lúdico do infantil cordeiro e assim aumentando a infâmia da sua situação. 


E não obstante tal era necessário para o resgate de Adão e Eva (i.e. da Humanidade) — significado 
das duas borlas antropomórficas que pendem das cordas destinadas aos traidores (desobediência a 


Deus, pecado original. 


Observa-se portanto: a Humanidade em baixo; o Cristo ao centro enquanto mediador; e o anjo 
celestial ao topo (Empíreo, morada do Deus-Total/Santíssima Trindade). O mesmo esquema está por 
exemplo patente na monumental fachada sul do Mosteiro dos Jerónimos /Sta. Maria de Belém, sendo o 
Cristo-infante o caminho, porta ou escada mística que liga o cavaleiro henriquino em baixo ao anjo no 
topo. 

Quanto às ditas borlas antropomórficas, para além de simbolizarem Adão e Eva e resumirem 
também (e sobretudo) toda a respectiva descendência, é ainda de notar que apresentam a sugestão de 


vestes eclesiásticas, em mais um sarcasmo àqueles que deveriam ser os primeiros a dar o exemplo. 


Para além da flora envolvente, com valor alegórico próprio e já tratado pela historiografia, é de 

referir que no frontal do altar está inscrito: “occisus ab origine mundi”, o que de facto se relaciona com 
13:8 do A lipse” ão i 1 f ímpi 

a passagem 13:8 do Apocalipse”, que na sua versão integral, e posta em contexto, faz separar os ímpios 

(enforcados em baixo) dos crentes que, junto de Jesus, são pois como pequenas borboletas fiéis que não 

o deixam abandonado (note-se que o laço na tela anterior também pode ser interpretado como uma 


borboleta). 


Por seu turno, e em mais uma camada alegórica sobreposta, o modo como está construída aquela 
frase latina (excluindo na verdade a palavra Cordeiro, e referindo-se ao que motreu no princípio do 
mundo) faz relacionar o Adão com o Novo Adão, tal como o interpretara S. Paulo ao longo do capítulo 


5 da Epístola aos Romanos. 


Enfim, para além deste, vários outros quadros de Josefa de Óbidos demonstram a grande 


versatilidade da artista, inclusivamente ao nível das mensagens políticas”. 


Já sobre as críticas de base tratadística feitas pelo coevo Félix da Costa Meesen, refira-se que não 
visam o talento criativo de Josefa, mas aspectos e conceitos estéticos inerentes à própria execução 


artística, lembrando em muito as duras críticas de Leonardo a Botticelli e a Michelangelo”. 


Em suma, (bem) formada pelo pai, Josefa tem absoluta consciência e domínio dos mecanismos 
alegóricos em uso. Nunca tendo casado, e apesar de emancipada, sempre ficou próxima da família. 
Quando ao fim de muitos anos de convivência lhe partiu o seu pai e mentor, a pintora imaginou um 


passeio. 


7 Wikipedia.org (Cordeiro Pascal de Josefa de Óbidos), cons.11.Ago.2024. 

8 Sobre esta questão cf. Carla Alferes Pinto, Josefa de Óbidos, ed. QuidNovi, Lisboa, 2010, pp.32-34, 40, 80; e Liana 
Girolami CHENEY, “Josefa de Óbidos's Vedute: Discovering the realms of Nature” in Journal of Literature and Art 
Studies, July 2013, vol.13, n.7, pp.175-176. (online, academia.edu) 

9 Cf. Paulo Martins OLIVEIRA, “Gregório Lopes e os italianismos do Convento de Cristo” in Octógono — Cadernos de 
polissemia artística, n.5, Julho de 2024, pp.40-43. 


Josefa de Óbidos, $. José e o Menino Jesus, MNAA (foto PMO)m 


